The finding of the true love of María Mercedes Carranza 






























The  rhetorical  speech  that  uses  the  poetic  voice  in  the  poems  of María 
Mercedes  Carranza,  De  amor  y  desamor  (1994),  expresses  along  the 
production  a  transitional  state  between  these  two  feelings  that  the  title 
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El  género  poético  enuncia  la  presencia  del  pensamiento  por 




lenguaje  propio  de  su  tiempo.  Igualmente,  por  medio  de  la 
relación rítmica y de equivalencia entre sonidos e  imágenes,  la 
poesía  hace  uso  de  las  llamadas  figuras  retóricas  como  la 
aliteración,  la anáfora,  la metáfora o el coloquialismo, que de 
acuerdo  con  la  tradición  literaria,  insertan  en  el  poema  una 




de  la  poeta1 María Mercedes  Carranza  (1945‐2003),  quien  se 
sirvió  de  ellas  para  expresar  en  sus  versos  la  imagen  que 
percibió  de  su  entorno  y  de  la  construcción  de  una  nueva 
realidad semántica. 
                                                 
1   En varias entrevistas, María Mercedes Carranza manifestó que a ella debían llamarla poeta al 
igual  que  a  los  hombres  y  no  poetisa,  que  era  un  apelativo  que  no  la  dignificaba.  En  una 
entrevista, Ángela María Pérez Mejía  le formula esta pregunta: “¿A usted  le molesta que se  le 
identifique como una poetisa o como la hija de un Piedracielista?”. La autora respondió: “Yo no 




femenina que es una  fuente muy  importante para mi trabajo”  [Pérez Mejía: 68]. Tanto Pérez 




movimiento  tomó de  la  tradición poética española  la  idea de que  la poesía debía evitar  toda 





María  Mercedes  Carranza  fue  la  segunda  hija  de  Eduardo 
Carranza y Rosita Coronado. Nació en Bogotá en 1945; entre los 
seis y  los trece años residió en Santiago de Chile, en Madrid y 
en  ocasiones  en  París.  Se  formó  con  los mejores maestros  y 
bajo  la  influencia de  la gran actividad  intelectual de su padre y 
de  su  tía  abuela materna,  la  poeta  Elisa Mújica  (1908‐2003), 
que  por  esos  años  también  residía  en  España.  Regresó  a 
Colombia y se graduó en Filosofía y Letras en la Universidad de 
los Andes de Bogotá  con una  tesis  sobre  la obra de  su padre 
Eduardo Carranza,  la  introducción a  la antología Carranza por 
Carranza  (1985).  Cuando  tuvo  veinte  años  fue  nombrada 
directora de "Vanguardia", página  literaria del diario bogotano 
El  Siglo.  En  1970  vivió  con  el  escritor  Fernando  Garavito, 
subdirector del  Instituto Colombiano de Cultura, con quien  se 




zás”. En  la década de 1970  se destacó  su  trayectoria  literaria: 
publicó  la  antología  Nueva  poesía  colombiana,  también  su 
primer poemario, Vainas y otros poemas (1968‐1972). Algunos 
de  sus poemas  fracasaban por  lo explícito de  su  rechazo a  lo 
convencional y, en otros, donde  revelaba  su  fuerza expresiva, 
eran un gran éxito;  tal es el  caso de  “El  silencio” o  “Quién  lo 
creyera”. Desde 1986 dirigió la Casa de Poesía Silva en Bogotá. 
Algunos de  sus poemarios  son: Tengo miedo  (1983), Maneras 
de  desamor  (1993),  Hola,  soledad  (1987),  El  canto  de  las 




Carranza,  nos  encontramos  fundamentalmente  con  una  gran 







Al  leer  su  poesía,  rastreando  en  ella  la  órbita  existencial  que 
dibuja,  comprendemos  plenamente  que  el  último  acto  de  su 
vida la colocara al lado de dos grandes suicidas del continente: 
Alfonsina Storni y Alejandra Pizarnik [Navia Velasco: 12]. 
Luego del  resumido  recorrido histórico  sobre  la autora, ha de 
destacarse  que  en  su  poemario  De  amor  y  desamor,  María 
Mercedes  Carranza  sugiere  un  sentido  distinto  de  estos  dos 
sentimientos  expuestos  en  el  título  de  su  obra.  Tanto  amor 
como  desamor  reflejan  a  lo  largo  del  poemario  un  sentido 
contraste,  pues  ayudan  a  esclarecer  a  la  voz  poética  el 
significado  del  verdadero  amor  y  la  superación  de  una 
desilusión amorosa. 
En sus versos: “Deberás comenzar a hacer de nuevo  la casa, / 
reacomodar  los  muebles,  limpiar  las  paredes,  /  cambiar  las 
cerraduras, romper retratos, / barrerlo todo y seguir viviendo” 
[Carranza  2004:  172]2,  la  voz  poética  establece  un  lenguaje 
coloquial que exterioriza un desencanto del amor, atreviéndose 
incluso  a  desvirtuar  los  tópicos  que  hasta  entonces  habían 
enmarcado  la  literatura  escrita  por  las  mujeres3:  el 
sentimentalismo, el tono recatado y el retoricismo. Sobre este 
tema, Harold Alvarado Tenorio expresa: 
















se  inició  como  poeta  negando,  precisamente,  las 
tradiciones  históricas,  políticas  o  literarias  que 
simbolizaba su padre. Sus poemas, además, reniegan del 
perfil  sentimental,  recatado  y  a medias  púdico  de  los 
versos  escritos  por mujeres. No  hay  en  ella  asomo  de 








y  carnal  tan  directamente  como  lo  hizo  María  Mercedes 
Carranza en  sus escritos. De hecho, aquellos entusiasmos que 
se  comparten  con  el  ser  amado  se  materializaron  en  su 
poemario  De  amor  y  desamor;  sin  embargo,  surge  hacia  la 
mitad del texto una desilusión pasional de forma paulatina que 
inicia  el  proceso  de  cambio  hacia  el  verdadero  amor:  su 
profesión de escritora. Así, el cambio entre el amor sexual y el 
amor a  la escritura son estados de transición que se expresan 
con  un  discurso  espontáneo  y  franco,  que  se  hace  más 
evidente,  en  la medida  en  que  el  lector  avanza  en  la  obra  e 





verdadero  y  confiesa  al  amado  los  afectos  varios  de  su 
                                                 
4 María Mercedes Carranza poseía un estilo de escritura directo, diferente al de Laura Victoria 






corazón”;  [2] Poema de Amor;  [3] Poema para el amante;  [4] 
Maldición; [5] El paraíso; [6] Hoy, 13 de mayo de 1985; [7] Las 
manos  amadas;  [8]  La  fiesta  a  que  convida  tu  sonrisa;  [9]  Si 
quiere amor que siga sus antojos; [10] Reloj de sangre; [11] La 
misma historia;  [12] Elegía;  [13] Oda al amor;  [14] Poema del 
desamor;  [15]  Sola  ante  el  peligro;  [16]  El  olvido;  [17] 
Kavafiana;  [18]  Suele  suceder;  [19]  Poema  de  amor;  [20] 
Balance final. [21] Oración.  
De los veintiún poemas se seleccionaron trece: [1], [2], [3], [4], 
[7],  [8],  [9],  [11],  [12],  [13],  [15],  [17] y  [21], por  ser estos  los 
que  facilitarán  el  rastreo  de  la  progresión  entre  amor  y 
desamor que la voz poética propone durante el transcurso de la 






























Y otra  cosa:  cada  tarde  te quiero más  [Carranza 2004: 
159]. 
En  este  poema  se  evidencia  cómo  la  voz  poética,  desde  el 
mismo  título,  hace  énfasis  en  las  palabras  “amor  verdadero” 







en  estos  situaciones  diarias  del  cómo  se  vive  ese  amor 
compartido desde  los “platos sucios” hasta “los bombillos que 




en  los  versos  2,  4,  7,  10,  16,  17.  Dicha  enumeración  de  los 
sucesos cotidianos se  interrumpe por  la  inclusión de una frase 




                                                 
6 Las palabras “presente” y “ausente” demuestran en el poemario, primero la presencia cercana 
del  ser  amado  en  lo  cotidiano;  segundo,  la  ausencia  y  desilusión  amorosa  desde  su  partida 
como cuerpo sexual. 
7  Es  pertinente  aclarar  que,  aunque  en  el  resto  del  artículo  se  mencionen  continuamente 





e,  o,  y  las  consonantes  r,  s,  p,  da  una  musicalidad  a  la 
composición  poética  y  centra  la  atención  del  lector  en  las 
palabras que  resumen el  contenido de  la misma: hoy, pienso, 
veo,  amor,  desmayos,  ojos,  aterciopelados,  gestos,  como, 
capullos, gorjeos, cepillo, pescado, frito, cocina, sudores, noche, 
poco,  tanto, plato,  sucio, cotidiano, montón,  ropa, con, gritos, 
niños,  mercado,  los,  bombillos,  no,  funcionan,  otra,  cosa, 
quiero.  Se  demuestra,  pues,  que  el  poema  es  ante  todo  la 
reivindicación  de  un  amor  cotidiano8  que  la  voz  poética 
considera real. 
En  la  segunda  composición,  la  voz  poética  expresa  cómo  el 
cuerpo  de  su  amante  la  abruma  por  su  inmensidad  que 
pareciese ser infinita, a la vez que le hace sentir cómo se funde 
















                                                 
8 En la entrevista de Ángela María Pérez Mejía acerca de lo cotidiano, la respuesta de Carranza 
fue:  “Sí,  a mí me  interesa  lo  cotidiano,  pero me  interesa  darle  una  dimensión  poética  a  lo 















Se  refuerza aquí  la  idea que  la voz poética  tiene acerca de su 
amado: amor, pasión, cuerpo, entrega total y acto sexual; todos 
ellos conceptos que  la  transportan a  lo más sublime, a  lo más 
elevado de  su  ser.  La  inmensidad del  cuerpo, del acto, de  las 
ilusiones,  culminan  cuando  el  compañero  pronuncia  las 
palabras: “que bien la hemos pasado mi amor” (verso 21). Este 
mensaje  hace  que  la  voz  poética  experimente  una  gran 
desilusión  por  la  forma  en  que  el  ser  amado  fragmenta  su 
realidad y la devuelve a su cotidianeidad pensando en que debe 
ocuparse  de  encender  las  luces  de  la  casa  (versos  22,  23). 
Asimismo, es curioso cómo en el poema los términos: fantasías 
inconfesables, manos  sabias, miradas  inequívocas,  carecen de 
cópulas  que  intencionalmente  forman  un  asíndeton,  el  cual 
crea la sensación de que estos elementos forman parte de una 
misma  intención:  el  placer  del  amor.  En  ese  instante  se  dan 




El discurso de  los  versos  8,  9  y  10:  “la piel que  se derrite,  el 
sudor. / Pero en realidad sucede / que mi cuerpo está bajo su 
cuerpo”,  forma un circunloquio  intencional que  la voz poética 
utiliza:  primero,  para  referirse  al  acto  sexual  entre  ella  y  su 




estética  de  las  palabras9;  tercero,  para  formar  un monólogo 
que  utilice  elementos  coloquiales10  de  su  vida  cotidiana  tales 




el  amor.  La  segunda  tiene que  ver  con  la dualidad del  ser:  al 
igual que Alicia  (personaje de  la obra de Lewis Carroll),  la voz 
poética  presiente  que  el  espejo  puede  mostrarle  lo  que  en 
realidad es o no es, o simplemente lo relativo11. 
En el tercer poema, el  lector puede observar una brecha entre 
los dos amantes que  se  inicia con el  silencio de ambos. Dicha 
fisura  oscurece  el  discernimiento  y  vaticina  el  deterioro  que 






                                                 
9  Frente  al  discurso  que  utiliza  en  algunos  poemas,  Carranza  expresó:  “Hay  también  un 
atrevimiento  con  las  palabras  que  es  muy  intencional,  creo  que  para  un  poeta  todas  las 
palabras son iguales, no hay palabras privilegiadas, o por lo menos no debe haberlas. […] ciertas 
palabras que  son  completamente  antipoéticas,  antilíricas,  […]  yo  las uso muchas  veces para 
darle una  caída al poema, bajarlo de  lo  lírico,  como  tirarlo del moño, y  segundo para  lograr 
también una dimensión poética para esa palabra” [Pérez Mejía: 67]. 
10 “Tanto María Mercedes Carranza como Anabel Torres usan el lenguaje coloquial para abrirse 
un espacio de  igualdad dentro de  la  tradición  lírica que ostenta una  sociedad patriarcal. Sus 
armas de  combate  son palabras vedadas antes del  registro del  ‘bello decir’  requerido por  la 
poesía  colombiana  que  era  un  producto  de  un  patrimonio  cultural  casi  exclusivamente 
masculino” [Alstrum 1989: 150]. 
11 En  los versos: “Caemos y caemos  como Alicia  / en un precipicio  sin  tocar  fondo.  / Y como 
Alicia nos detenemos de  repente”  (vv. 15, 16, 17),  la  voz poética hace una  fuerte alusión al 
suceso que ocurre en  la obra de Lewis Carroll, cuando Alicia cae por  la madriguera del conejo 





























hacen  evidentes  en  el  discurso  que  se  emplea  en  este.  En  la 
tercera estrofa,  la voz poética desea perpetuar el amor que  la 
colma de  instantes deleitables; sin embargo, es consciente del 
engaño  que  empieza  a  vivir  y  que  expresó  desde  el  poema 
anterior.  Igual de  importante se vuelve  la palabra “esperanza” 
(verso 15), pues esta demarca el énfasis del amor que aún no se 
quiere  perder  y  del  sentimiento  que  puede  regresar  en  los 
elementos cotidianos como el teléfono o las cartas. 
Ahora  bien,  la  segunda  parte  de  este  poema  señala  el  punto 





















demarca  la palabra “antes” en  los versos 1, 5, 7, 9, destaca  la 
inminente  separación  por  la  pérdida  del  amor,  que  la  voz 
poética no es capaz de asimilar: amor que en  la primera parte 
de  esta  composición  poética  se  vislumbró  como  verdadero  y 




“o”  en  las  palabras:  veamos,  hermoso,  camino,  solo,  pozo, 
hemos,  sacado,  aquello,  tedio  y  engaño;  encaminan 
paulatinamente  al  significado  real  de  lo  que  la  voz  poética 
apunta como estado de transición de ese amor. Por su parte, el 
fonema  [] que denota  fuerza en  las palabras cercanía,  ruina, 
sonrisa,  ocurran,  regrese,  acostarse,  corrompa,  pedirte  y  ser, 
hablan  del  amor; mientras  que  el  fonema  []  que  no  es  tan 
sonoro,  denota  la  poca  importancia  atribuida  a  las  palabras 








punto de exasperarlo, arrinconarlo  y  convertirse en  su propia 
sombra. El escrito  trata de  representar al amor definitivo que 
nunca se quiere perder. Hasta aquí siempre se definió «al otro» 


















de búsqueda  y hallazgo que declara  a  su  ser  amado es  clara: 
jamás se apartará de su  lado, y si él  llegase a esconderse para 
tratar de apartarse lo encontrará sin importar el lugar. Es viable 
fundamentar  el  hecho  de  que  la  poesía  de María Mercedes 
Carranza pretendía  cambiar  los esquemas que hasta  la época 
comúnmente se planteaban. Se advierte también un desengaño 








mi  caso más  que  el  desencanto mi  tema  es  el  deterioro.  El 
deterioro  de  las  esperanzas,  el  deterioro  de  las  creencias,  el 
deterioro  del  amor,  el  deterioro  de  sí  mismo  en  todos  los 
sentidos” [Carranza 1986: 9]. De hecho, es notable cómo la voz 
poética expresa versos cargados de dolor y decepción amorosa 
en  el  segundo  grupo  de  poemas  que  forman  parte  de  este 
análisis, donde es razonable rastrear la transición entre amor y 
desamor,  iniciando  por  lo  más  sublime  y  terminando  en  un 
desencanto total. Dice la autora: 
El poeta expresa la circunstancia que lo rodea. Entonces 
las  circunstancias que nos  rodean  a  los  colombianos  y 
no  de  ahora  sino  de  hace  muchos  años,  son  de 
pesimismo,  son de derrota  y  son de angustia. Eso que 
flota en el ambiente, yo creo que lo recojo y lo expreso a 
































saben  transmitir,  las  “Manos  que  llevan  en  su memoria”  aún 
poseen  el  recuerdo  de  lo  vivido,  las  “Manos  que  van  de 
palabra”,  transmiten  las virtudes anteriormente nombradas, y 




de  la  obra.  La  voz  poética  no  sólo  demuestra  con  su 
razonamiento  la desilusión del amor carnal y pasional,  sino el 
despertar a un proceso de cambio que se inicia con el desamor 
y  continúa  con  el  olvido.  Además,  el  llanto,  el  recoger  las 
vivencias  fragmentadas,  reacomodar  todo en  su  sitio  y  seguir 
viviendo  –como  lo  expresa  en  varios  poemas–  le  ayudarán  a 
darse cuenta por sí misma que el amor no está en el otro, sino 
en  algo  más  que  debe  encontrar.  Así,  el  noveno  poema 
desentraña  un  nuevo  descubrimiento  para  la  voz  poética: 
percatarse  de  todos  los  momentos,  vivencias  y  gustos  que 
había olvidado por dedicarle tanto tiempo a su ser amado. 
 
                                                 



















Cuando  la  voz  poética  declara:  “he  olvidado  los  nombres  de 
todos, / los nombres de mis muertos y los de mis hijos” (versos 
1, 2), expresa el olvido por sus seres queridos y el rechazo de 
esa  realidad  para  no  amargar  su  presente.  El  último  verso 
declara  un  “Te  amo”  que  aunque  no  posea  la  fuerza 
argumentativa  del  sentimiento  hacia  el  amante  como  en  los 
primeros  poemas,  sí  funciona  como  una  despedida  al  otro  y 
abre  un  preámbulo  a  lo  que  denominará  aquí  como  su 
verdadero amor: la ardua pasión por la escritura, que descubrió 
–como  indica  el  título–  por  seguir  sus  propios  antojos. Dicha 
pasión  la  ayudará  a  reconstruir una nueva historia, porque  la 











desentrañar  este  planteamiento;  en  él  se  hace  alusión  al 
“eterno  retorno”  de  Nietzsche  y  a  la  complejidad  de  la  vida 
cuando se cae en la constante repetición y la rutina, sin que el 
























hace  referencia  a  la  relación  de  la  literatura  con  la  realidad, 
                                                 
13  El  tema  de  los  escritores  sin  oficio  se  ha  tocado  en  otras  obras  literarias  como  las  de 








Estas  preguntas  retóricas  aluden  al  poder  evocador  de  la 
literatura y el arte, y todas ellas están dirigidas a escritores de 
diversas  épocas  (novelistas,  dramaturgos  y  poetas),  en  cuyas 








géneros  literarios  en  una  cronología  desordenada, 
entrelazando  la  historia  y  los  dos  sentimientos  de  este 
poemario  a modo  de  red:  primero  habla  de  dos  autores  (un 
dramaturgo y un novelista);  luego menciona a dos personajes 
históricos  (Adriano  y  Antínoo),  que  estuvieron  unidos  por  un 
amor  considerado  leyenda;  después  menciona  a  Paris  y  a 
Helena  que  son  personajes  ficticios  unidos  por  un  amor 
considerado  mitológico.  Ambas  historias  –narradas  por  los 
poetas  Páncrates  de  Alejandría  y  Homero–  marcaron  un 
referente  cultural  por  desatar  las  pasiones  y  porque  los 
implicados abandonaron absolutamente todo por el ser amado. 
En  los  versos  8,  9,  10,  la  voz  poética  alterna  nuevamente 
primero con el poeta y dramaturgo Oscar Wilde, después con la 
obra teatral La Celestina, y por último con el novelista Flaubert 
y  su obra Madame Bovary14, para darle  fuerza al  sentimiento 
                                                 
14 Melibea y Emma Bovary son representaciones literarias que merecieron ser referenciadas en 









que  alberga  en  su  interior.  Se  tiene  entonces:  autor  (poeta  y 
dramaturgo), autor (novelista), persona histórica, personaje de 
ficción, poeta,  tragicomedia, dramaturgo, novela. Esta maraña 
de  personas,  personajes  y  expresiones  literarias  que  se 
encuentran  entre  la  realidad  y  la  ficción,  demuestran 
nuevamente  la  dualidad  del  sentimiento  que  se  halló  en  el 
espejo de ilusiones que se fragmentó en el segundo poema. 
Las  últimas  preguntas  retóricas,  “¿Por  qué  murió  Eloísa?  / 
¿Soñaba  Rimbaud  cuando  soñaba  Verlaine?”,  aluden  la 
primera,  a  recuerdos  dolorosos  que  la  voz  poética  desea 
olvidar, y la segunda a dos poetas que se necesitaron el uno del 
otro  para  poder  imaginar  e  idealizar  sus  obras  poéticas, 




hacia  sus  amados  desafiando  a  la  sociedad  parisina  del 
momento. Con personas y personajes el poema demuestra que 
la ficción y la realidad se tejen para crear una sola verdad. 
Al  terminar  este  poema  ya  se  percibe  de  forma  clara  el 
desamor que se venía adquiriendo poco a poco durante la obra 
y el  júbilo en el que  la voz poética expresa su  renacer ante  la 
vida  al  darse  cuenta  de  que  puede  seguir  amando.  Sin 
embargo,  bastaron  doce  poemas  para  que  la  voz  poética  se 
atreviera  a  enunciarlo  con  un  discurso  simple,  franco  y 
espontáneo, pues en los versos finales del duodécimo poema la 
voz poética menciona: 
























Además,  el  verso  “una  manera  otra”  permite  observar  el 
desorden y  la  falta de claridad en sus pensamientos debido al 
constante sufrimiento que le causa el amante. Los dos primeros 




amargo,  el  desengaño,  la  triste  realidad,  la  pérdida  total.  La 
realidad  que  aquí  se  plantea  adquiere  una  contextualización 
profunda para el lector porque gracias a las palabras utilizadas, 





mujeres  no  podían  plasmar  en  su  escritura  los  sentimientos 
más  íntimos,  porque  su  lenguaje  expresaba  una  profunda 









a  su  identidad  sexual,  sino  más  bien,  a  los  parámetros 




























del  cómo  se  va  apropiando  poco  a  poco  de  su  vida,  de  sus 
sentimientos  y  de  su  espacio  privado;  el  verso  6  cobra  real 









con  su  amado.  Estas  fantasías  que  la  encaminaban  a  creerse 
apreciada,  valorada  y  querida  toman  el  valor  de  superfluas 
porque no eran las apropiadas para tomar el apelativo de amor 
auténtico. 
Asimismo,  cuando  la  voz  poética menciona  que  los  libros  se 
acomodarán  a  su  gusto  y  semejanza  (verso  7),  quiere 
reivindicar  un  error  que  cometió  en  el  pasado,  pues  aquella 
pasión  por  la  escritura  que  veía  reflejada  en  otros  autores  y 




la  voz  poética  justifica  porqué  lo  áspero  e  insensible  que  es 
desechar los recuerdos y seguir viviendo. 
Este poema, en especial, marca el punto de  intersección entre 
los  dos  sentimientos  planteados  en  el  poemario:  amor  y 
desamor; en primer lugar porque la voz poética ya despertó a la 
realidad  y  empezó  a  entender  realmente  lo  que  significa  el 
amor  (hecho que se presentó en el poema anterior: “Elegía”); 
en segundo lugar, porque hace un recuento de lo sucedido para 
recordar  sus  errores  pasados  y  cerciorarse  de  no  volver  a 
cometerlos  (hecho  que  se  presenta  en  este  poema:  “Oda  al 
amor”);  y en  tercer  lugar, porque  reconoce  al desamor  como 
aquella  fuerza que  le da el carácter para  iniciar su nueva vida 
como escritora. Consecuentemente, el presentimiento fatalista 
frente al amor que la voz poética anticipó con el abandono del 
amante  y  la  corrupción  del  sentimiento  amoroso  hacia  él,  se 
conviene  en  un  motivo  para  convertirlo  en  el  oficio  de  la 




ímpetu y  fogosidad que  la hace  libre y  feliz. Se abre pues, un 
preámbulo  al  poema  número  quince  que  está  dedicado  al 



































Los  versos  de  este poema  entonados  a modo  de  canción, no 
sólo  contienen  tristeza  por  el  otro  ser  humano,  sino  que 
expresan una alegría por la desvinculación con este. La palabra 
“canción”  se  repite  en  los  versos  2,  3,  5,  9,  19,  29,  para 
transmitir ese estado de  transición que afronta  la voz poética 







hasta  el  24  cada  uno  de  los  agravios  del  hombre  que  cada 
mujer  abandonada  aguantó.  Estas  faltas  forman  una  anáfora 
que  se hace  recurrente  con  la  conjunción  “y” que  inicia  cada 
verso. Finalmente, en el poema  se especifica que “nadie  sabe 
su nombre porque así lo quiso él”, pero la voz poética se atreve 





amor  verdadero  y  confiesa  al  amado  los  afectos  varios de  su 
corazón” está dedicado a su esposo Fernando Garavito  (1944‐
2010) –periodista  y abogado  colombiano que  se hizo  conocer 
por  su  columna  de  opinión,  “El  Señor  de  las Moscas”,  en  el 
periódico El Espectador–  con quien  fue  cónyuge entre 1970 y 
1976  y  tuvo  a  su  única  hija,  Melibea  Garavito  Carranza,  el 
poema “Sola ante el peligro” está dedicado a Juan Luis Panero 









(1942‐2013),  poeta  español  –hijo  de  Leopoldo  Panero  (1909‐
1962)–  a  quien  amó  y  era  uno  de  sus  amigos más  cercanos. 
Harold Alvarado Tenorio redactó: 
María  Mercedes  me  contó  cómo  le  conocía 
prácticamente  desde  la  niñez,  cuando  junto  con  su 
padre  gastaban  los  veranos  en  Astorga  junto  a  los 
Panero, en tiempos en que Carranza fue diplomático de 
los gobiernos de Gómez y Rojas Pinilla. Me dijo  incluso 




María  Mercedes  le  soportó  casi  año  y  medio, 
arrastrándole a un fango que permanece en muchos de 
sus  poemas  de  entonces.  Prácticamente  Panero 
destrozó  lo  que  quedaba  de  su  vida  luego  de  las 
tormentas de celos de Garavito y la dura vida que le fue 
deparando su trabajo en Nueva Frontera […]. 
“Yo  solía  llamarla  Caballo  Loco,  era  una  persona muy 





Dejando  claro  el  porqué  de  la  dedicatoria  a  Fernando  en  el 
primer  poema,  y  la  mención  a  Juan  en  el  quince,  ya  es 
incuestionable,  en  esta  parte  del  poemario,  el  objetivo  y  el 
carácter  “impersonal”  que  buscó  María  Mercedes  Carranza 
para  la construcción de cada uno de sus poemas, carácter que 
forjó  gracias  al  convencimiento  de  que  la  poesía  era  una 
construcción  particular,  válida  y  a  la  vez  autosuficiente.  De 






de  enfrentar  la  vida  por  sí  misma  y  dedicarse  a  lo  que 
realmente la apasionó.  
Así  pues,  entender  el  contexto  sociocultural  de  la  autora18, 
permite  pensar  en  la  contribución  significativa  y  el  proceso 
creador de  su poesía desencantada, por  lo que  es pertinente 
apoyarse en  la definición de  José María Pozuelo  acerca de  la 
influencia de  la  época  sobre  la poesía,  cuyo  significado  recae 
sobre el autor y no sobre el lector. Dice el autor: 
Cuando  leemos  un  poema,  sea  de  la  época  que  sea  o 
por  remota que parezca su situación, sea de Píndaro o 
sea de Guillén19, no asistimos a un acto clausurado. Por 
lejana  que  sea  la  situación,  el  lector  vivencia  en  el 
poema  una  experiencia  que  convierte  siempre  en 






una experiencia no  clausurada,  valdría para el  llamado 
‘Yo  lírico’  y  su  posibilidad  de  intercambio  con  el  ‘tú’” 
[Pozuelo Yvancos: 204]. 
                                                 
18  El  contexto  sociocultural  al  que  perteneció María Mercedes  Carranza  se  conoció  como  la 
Generación  desencantada  o  la  generación  de  Golpe  de  Dados.  Harold  Alvarado  Tenorio  lo 
explica de la siguiente forma: “La mayoría de estos poetas comenzaron a publicar en la década 
de los 70, por la misma época que hace su aparición la revista de poesía Golpe de Dados. Esta 
generación realiza a través de su obra una  lectura de  toda  la tradición  lírica colombiana para 
traducirla en un lenguaje coloquial, reflexivo y testimonial” [1984: 15]. 
19 Pozuelo Yvancos  cita a  Jorge Guillén basándose en  la  siguiente bibliografía:  Lledó E. 1995. 
“Consciencia  y  luz  en  Jorge Guillén”.   A.  Piedra  y  F.  J.  Blasco  Pascual,  eds.  Jorge Guillén:  El 












retoman  a  modo  de  experiencia  vivida.  En  este,  la  autora 






ya  fuera  de  los  decorados  y  de  los  gestos,  ya  fuera  en  la 
confesión amorosa” [111]. Esta función está reflejada en todos 
los  poemas  seleccionados  para  este  análisis,  ya  que  sus 
temáticas aluden de forma directa al estado de transición entre 
la pasión por el otro  y el encuentro del  verdadero amor. Así, 
“Poema  del  amor”,  “Poema  para  el  amante”,  “Las  manos 
amadas”,  “Elegía”,  “Oda  al  amor”,  “Poema  del  desamor”  y 
“Kavafiana”  transmiten  en  sus  versos  que  el  amor  no  debe 
depender  exclusivamente  del  ser  amado,  sino  encontrarlo  en 
algo que realmente le apasione al ser humano. En el caso de la 
voz poética: el oficio de la escritura. 
b)  “En  su  función  óntica  u  ontológica,  que  aparece  como 
dominante  en  la  poesía  de  Occidente  […]  a  finales  del  siglo 
XVIII,  la  poesía  ya  no  se  contenta  con  ser  un  vehículo  de  la 
confesión  amorosa  o  de  la  emoción,  […]  sino  que  pretende 
convertirse,  gracias  a  la  palabra,  en  una  fundamentación  del 
ser” [111]. Esta función puede verse en varios poemas cuando 
                                                 
21 Para analizar el discurso amoroso de María Mercedes Carranza, debe mencionarse que “toda 
la gran poesía del siglo XX tiene como dominante  la metáfora simbolista y surrealista; cuando 
no  la  tiene en  sí,  la  tiene en  su entorno,  como base de una poesía  filosófico‐religiosa,  como 







ser.  En  el  poemario,  el  acto  sexual  es  un  rechazo  del  amor 
fingido, del amor adornado con palabras vacías que solo buscan 
la  exaltación  de  la  belleza  por medio  de  evocaciones  y  falsas 
sentimientos. 
Con los anteriores postulados es más fácil esclarecer por qué el 
poema  número  diecisiete  se  escribió  en  honor  a  Constantino 
Petrou Kavafis (1863‐1933)22, autor que ofrece a la voz poética 















                                                 
22 “Poeta griego que nació, vivió y murió en Egipto y no en la Hélade. Autor cuyo conocimiento 
en Grecia  comenzó  en  1903,  cuando  tenía  40  años,  gracias  a  un  artículo  de  un  importante 
prosista  y  reconocido  crítico,  Gregorio  Xenópulos,  quien  tuvo  como  material  12  poemas 
manuscritos que le había enviado Kavafis y dos o tres que había leído alguna vez en revistas de 
Alejandría o de Atenas […]. La objetividad desnuda de su logos poético; su hondo sentido de la 
historia;  la sencillez de su  lenguaje coloquial;  la tristeza escéptica con que mira el destino del 












encontrar  la  inspiración  de  las  letras  en  lo  cotidiano.  Este 
hallazgo lo indica en los versos 1 al 4 de este poema (el número 
17) y en  los versos 5 al 10 del primero: “Ese amor no se hace 





en  sus  palabras  también  se  esclarece  la muerte  del  espíritu 
emprendedor,  ya  que  la  costumbre,  los  guiños  triviales  y  las 
risas  deformadas  la  tienen  hastiada  hasta  el  cansancio.  El 
poema plantea el silencio como única alternativa a la muerte: el 
mutismo de las palabras y el no querer decir más. 
Para  terminar,  el  poema  número  veintiuno  de  la  obra  y  el 

















El  poema  revela  la  terminación  del  amor,  el  ocaso  de  la  voz 
poética  y  el  desenlace  fatal  de  lo  cotidiano,  de  las  vivencias 
adquiridas: desaparecen el cuerpo,  los  recuerdos y el otro ser 
humano.  La anáfora de  la palabra “tierra” que  se  repite ocho 
veces  en  todo  el  poema  indica  constantemente  la  muerte. 
También  se  refiere a esta  como aisladora de  los  sentidos  (los 
ojos,  los  oídos,  la  boca,  las manos),  que  ya  no  podrán  seguir 
pensando,  sintiendo,  ganando  nuevas  experiencias,  ni 
cultivando  y  ejercitando  su  amor  verdadero:  el  oficio  de 
escritora. 
A  modo  de  conclusión,  puede  observarse  cómo  María 
Mercedes  Carranza  piensa  cuidadosamente  su  poemario  De 
amor y desamor al establecer un orden para  cada uno de  los 
poemas  que  hacen  parte  de  la  obra,  lo  que  lleva  al  lector  a 
entender el estado de  transición entre estos dos sentimientos 
que  se mencionan  en  el  título.  Ambos  temas  son  trabajados 
completamente  en  los  veintiún  poemas  que  conforman  el 
poemario.  Iniciando,  se  cree  que  amor  es  tener  un  cuerpo 
deseado  al  lado,  y  sentimientos  sublimes  con  el  otro  ser.  Se 
considera  desamor  a  la  desilusión  que  surge  hacia  el  amante 
cuando  este  abandona  el  hogar  y  proyecta  sentimientos  de 
culpa por vivir un engaño, concebirse rechazado y despertar a 
la  realidad  de  seguir  adelante. Hacia  la mitad  de  la  obra,  los 
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